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Sammanfattning 
Syftet med vårt arbete är att problematisera och belysa begreppet personligt uttryck i musicerande utifrån 
musikpedagogers perspektiv inom sång.  
 
De huvudfrågeställningar vi har är: 
 
• Hur beskriver pedagoger ’personligt uttryck’? 
• Hur kan man som pedagog arbeta med att stimulera/gynna elevers förmåga till personligt uttryck? 
• Vad finns det för hinder/faktorer som kan missgynna ett personligt uttryck och hur kan man som 
pedagog jobba för att undanröja dem? 
 
I sökandet på svar intervjuade vi fyra pedagoger som alla har koppling till musikaliskt uttryck och sång. Vi 
använde oss av frågor som innefattade respondenternas personliga upplevelse kring musikalisk kommunikation 
och sitt personliga uttryck samt hur de förhåller sig till begreppet i sitt arbete som pedagoger.  
 
Undersökningen visar att begreppet personligt uttryck verkar vara ett svårdefinierat begrepp då det rymmer en 
subjektivitet där endast utövaren har det sanna svaret. Som pedagog kan man endast uppfatta, inte fastställa, ett 
personligt uttryck och det är utifrån dessa premisser man arbetar med eleven. Målet är att eleven ska få tillgång 
till sina personliga förmågor både fysiskt, psykiskt och emotionellt. Respondenterna verkar eniga om att det är 
egna erfarenheter och en persons unika fysiska förutsättningar som tillsammans bildar det personliga. För att 
gynna det personliga uttrycket måste man som pedagog möta eleven utifrån dennes unika sätt att vara och många 
gånger arbeta med eventuella hinder så som nervositet, negativa tankar och bristande teknik.  
 
Vi hoppas att detta arbete ska ge ytterligare klarhet kring begreppet personligt uttryck inom sång så att andra kan 
inspireras och dra lärdom av vår studie. Då begreppet även ligger till grund för betygsbedömning på gymnasial 
nivå anser vi det viktigt att kunna förhålla sig till det på ett så adekvat vis som möjligt. Detta anser vi är möjligt 
genom att ha ett brett perspektiv på innebörden av begreppet personligt uttryck. Vi anser att begreppet rymmer 
många infallsvinklar som skulle kunna ligga till grund för vidare forskning kring ämnet.  
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FÖRORD 
Vårt examensarbete har gett oss inspiration och insikter i hur pedagoger förhåller sig till 
begreppet personligt uttryck och hur de arbetar med det i sin undervisning. Vi har även fått 
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1. BAKGRUND 
 
Under vår musikaliska utbildning har vi kommit i kontakt med olika sätt att närma oss ämnet 
sång och de olika beståndsdelar detta ämne består av. Allt eftersom vi kommit att behärska 
våra instrument bättre har vi under utbildningstiden fått fördjupad insikt om kvaliteter i och 
om sjungandet. Detta har medfört att vi gått djupare in i själva uttrycket och det vi vill 
förmedla med musiken. Som ett resultat har vi fått större förståelse för vikten av närvaro och 
känslan av att vara i musiken snarare än att bara sjunga och presentera ett stycke. Känslan 
bottnar sig i viljan att känna samvaro i och kring musiken och att vara fria att uttrycka det vi 
vill utan begränsningar, utifrån oss som individer. Detta har satt igång ett slags sökande efter 
äkthet utifrån oss själva. Det är också ett slags sökande efter det tillstånd där musiken blir 
magisk, när man inte längre är sitt egna kritiska jag utan upplåter sig till ett slags tillstånd av 
flow eller närvaro. Vi ser det som ett tillstånd där det man uttrycker sker i stunden och blir ett 
berättande som är levande och berör de som lyssnar. Vi har dock erfarit att denna känsla inte 
infinner sig varje gång man musicerar. Detta ligger till grund för de frågor som väckts hos 
oss. Vi började fundera på vad det är som händer när det blir så där magiskt. Hur kan man 
försätta sig i det tillstånd där man upplever musiken som mest, låter känslan styra och där man 
känner att man berör? Och hur påverkar detta i sin tur uttrycket, är det då man når det som 
man kallar personligt uttryck? 
Vi började reflektera över hur stort inslag detta haft i vår egen undervisning men även hur stor 
del den har i ämnet sång generellt. Vi har själva upplevt att det är vissa pedagoger som arbetar 
mer än andra med att medvetandegöra och locka fram personliga röstkvaliteter och stärka 
egenarten. Detta verkar anknyta till styrdokumenten för ämnet musik i gymnasiet där 
personligt uttryck och konstnärlighet ska främjas. 
 
Eleverna ska också ges möjlighet att utveckla förmåga att kommunicera med 
medmusicerande och publik [...] Genom undervisningen ska eleverna ges möjlighet att 
reflektera över och värdera sin egen och andras musikaliska gestaltning, i syfte att öka det 
konstnärliga skapandet. Undervisningen ska bidra till att eleverna utvecklar kreativitet 
och förståelse av samband mellan detalj och helhet [...] Genom att arbeta med musiken 
från både teknik- och tolkningsperspektiv ska eleverna ges möjlighet att utveckla ett 
personligt uttryck med en hög konstnärlig kvalitet. Undervisningen ska ta fasta på att 
stärka elevernas motivation och självförtroende i musikutövandet (Ämnet musik, GY11). 
Begreppet personligt uttryck verkar vara vedertaget inom musikämnet men vad innebär det 
egentligen och hur undervisar man för att en elev ska utveckla och hitta detta? Vad är 
egentligen en hög konstnärlig kvalitet? Frågorna är utgångspunkt för att vi i detta 
examensarbete vill undersöka hur verksamma musikpedagoger ser på och arbetar med elevers 
personliga uttryck. Detta för att vi som pedagoger i vardande ska kunna skapa en gynnsam 
lärandemiljö för våra kommande elever. 
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2. SYFTE OCH FRÅGESTÄLLNINGAR 
 
Syftet med vårt arbete är att problematisera och belysa begreppet personligt uttryck i 
musicerande utifrån musikpedagogers perspektiv inom sång. 
 
• Hur beskriver pedagoger i denna studie ’personligt uttryck’? 
• Hur kan man som pedagog arbeta med att stimulera/gynna elevers förmåga till 
personligt uttryck? 
• Vad finns det för hinder/faktorer som kan missgynna ett personligt uttryck och hur kan 
man som pedagog jobba för att undanröja dem? 
 
 
 
 
 
 
 
 
 
 
 
 
 
 
 
 
 
 
 
 
 
 
 
 
 
 
 
 
 
 
 
 
 
 
 
 
 
 7 
3. LÄRANDETEORI – SOCIOKULTURELLT PERSPEKTIV 
 
Vi har under vår utbildning färgats av det sociokulturella förhållningssättet och vår 
uppfattning är att denna teori genomsyrar den musikaliska utbildning vi själva genomgått. Vi 
ser denna pedagogiska vinkling som relevant för vår kommande roll som pedagoger. Vi har 
valt att använda oss av det sociokulturella för att belysa kommunikationen och fantasins roll i 
musicerandet och undervisningen.  
 
I detta kapitel kommer vi redogöra för de punkter som vi anser viktigast att knyta vår 
undersökning kring. Det sociokulturella perspektivet har sin grund i Vygotskijs (Vygotskij, 
1995) teori om att fantasi och kreativitet är centralt för en människas utveckling. Och att man 
via detta som pedagog kan ge barnen redskap att möta framtiden. Roger Säljö och Olga 
Dysthe har vidareutvecklat Vygotskijs teorier och har kommit att bli viktiga inslag i den 
pedagogiska utbildningen vid Göteborgs Universitet. 
 
Olga Dysthe, professor i pedagogik, skriver i sin Dialog, samspel och lärande (2003) om 
närmaste utvecklingszonen. Detta är ett begrepp som innebär att pedagogen bidrar till att lyfta 
elevens prestation och utveckling till en högre nivå än eleven hade nått på egen hand. 
Pedagogen skall finna zonen för elevens möjliga utveckling. Motsatsen är att framhålla 
elevens brister och att ta elevens kompetens en gång för alla given, detta stryper möjligheterna 
till utveckling. Det är viktigt att läraren aktivt söker efter dessa möjliga zoner för utveckling 
(Dysthe, 2003, s.145). 
 
Roger Säljö, professor i pedagogisk psykologi, skriver i sin Lärande i praktiken (2000) att ett 
lärande ur ett sociokulturellt perspektiv “handlar om hur människor tillägnar sig och formas 
av deltagande i kulturella aktiviteter och hur de använder sig av de redskap som kulturen 
tillhandahåller” (Säljö, 2000 s.18). Säljö menar att lärandet uppstår när individer och grupper 
interagerar och det är detta samspel som är i fokus. 
 
Mediering innebär att förmedla sig med hjälp av fysiska och språkliga redskap. Vi kommer 
inte att fokusera på användning av fysiska redskap utan på de språkliga redskapen.  
 
Säljö skriver att språket är människans viktigaste medierande redskap. Språkets funktioner, 
kan enligt Säljö, förenklat delas in i tre beståndsdelar (Säljö, 2000, s.83) 
a) språkets utpekande funktion. Denna funktion hjälper oss att peka ut och benämna saker i 
vår omvärld. Språket ger oss även möjlighet att prata om saker och ting som inte existerar 
fysiskt så som känslor. 
b) dess semiotiska (eller semantiska) funktion. Ord får olika betydelser beroende på vilken 
kontext de används i. Det ger en ytterligare nyans till språkets utpekande funktion. För att 
man skall få full förståelse för t.ex. någons känslor eller upplevelse måste någonting annat 
ibland tillkomma så som gester, bilder eller mimik.  
c) dess retoriska funktion. Denna funktion ger pedagogen möjlighet att genom språket få 
eleven att agera på ett visst sätt. Retorik kan användas i metaforisk form.  
 
I arbetet som sångpedagog ser vi användandet av språket och även det som kommit att kallas 
”blomsterspråk” (metaforisk användning av språk för att förtydliga en känsla eller nå en 
fysisk inställning i rösten) som mycket viktigt i kommunikationen mellan pedagog och elev 
och således utvecklingen av en elevs sångförmåga. 
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4. AUTENTICITET 
 
Formuleringen ”personligt uttryck” som finns i kursplanen för ämnet musik i Gy11 verkar 
vara ett mångbottnat uttryck. Vår utgångspunkt är vår förståelse som härrör från 
musikutbildningen där vi uppfattar att ett personligt uttryck handlar om strävan efter äkthet, 
autenticitet. För att få större insikt i vad såväl personligt uttryck/äkthet kan innebära kommer 
vi i det följande inledningsvis att spegla autenticitetsbegreppet utifrån dess etymologiska 
innebörd samt göra en kort historisk exposé för att därefter belysa hur autenticitetsbegreppet 
kan relateras till rösten. Vidare belyser vi hur begreppet verkar definieras olika beroende på 
genre för att slutligen spegla det ur ett lyssnar – respektive musikerperspektiv. 
I Svenska Akademiens ordbok (SAOB) anges synonymer till autenticitet som ursprunglighet; 
äkthet; tillförlitlighet. Ordet autentisk kommer från grekiskans authentes, autos som kan 
översättas till svenskans jag/själv, samt från hentes, som motsvarar svenskans görare/varelse 
(www.saob.se). 
Charles Taylor, filosof, beskriver i sin Ethics of authenticity (1992) hur begreppet autenticitet 
börjat ta form i modern tid. Han menar att begreppet föddes ur idén av att vi människor har ett 
alldeles eget unikt sätt att vara. Taylor visar att idén bl.a. har sitt ursprung i Rousseaus verk 
men han menar att det var Herder som lyfte fram idén och underströk att vi alla har ett 
originellt sätt att vara människa. Detta är tanken att varje individ har ett eget sätt varvid 
hon/han ska leva efter och inte imitera någon annan. Taylor belyser denna moraliska idé och 
menar att den gav upphov till känslan av att ha en inre röst eller natur som man bör stå i 
kontakt med om man ska vara lycklig. Känslan bottnar i att vara sann mot sig själv och inte 
anpassa sig själv till yttre krav. Är man sann mot sig själv så är man sann mot sin egen 
originalitet och ens egen originalitet är något som bara man själv kan avgöra. Genom att 
artikulera sin egen originalitet så definierar man den. Detta menar Taylor är bakgrunden till 
den moderna idén av autenticitet. Det är att upptäcka sig själv och uppfinna sig själv. Taylor 
skriver ”It is what gives sense to the idea of doing your own thing” (Taylor, 1997, s.29). 
På ett övergripande plan kan autenticitet definieras utifrån tre perspektiv. Hugh Barker och 
Yuval Taylor skriver i sin Faking it: the quest for authenticity in popular music (2007) om 
autenticitet i termer av: representativ (representational), kulturell (cultural) och personlig 
(personal). Representativ autenticitet är när något/någon är precis vad det/den utger sig för att 
vara. Det är när en artist representerar sin text. Som exempel hänvisar de till Bob Dylan som 
spelar och sjunger sina egna låtar och det är utan tvekan han som gör det själv. Motsatsen 
skulle vara Milli Vanilli som utgav sig för att vara sångare men som istället mimade till 
musiken. Med kulturell autenticitet menas att musiken eller en artist speglar musiken enligt 
tradition. Med begreppet personlig autenticitet menas att musiken reflekterar personen som 
framför den och dennes liv (http://fakingit.typepad.com/faking_it/2007/04/index.html). 
4.1 RÖSTEN OCH AUTENTICITET 
Nedan kommer vi att fokusera på rösten som instrument och hur det relaterar till autenticitet. 
 
Man kan aldrig undgå det faktum att rösten mer än något annat instrument är förknippat med 
personen. Om detta skriver Frith i sin Performing rites (1998), något som även Karin Strand 
påpekar i sin Känsliga bitar (2003). Eftersom rösten är en fysisk del av sångaren är det 
omöjligt att separera artisten från sitt instrument. Som lyssnare känner man att man hör 
personen bakom artisten för att vår röst är präglad (speglad) av vår person. Strand skriver 
också att rösten är det enda instrument där vi är medvetna om genus och genusrelationer. 
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Både Strand och Frith skriver om hur vi antar att vi känner artisten utifrån dennes röst. Frith 
tar i sin bok upp ett domslut utfärdat i USA angående plagiat där domen, fritt översatt löd: att 
känna igen en röst är att känna igen en person (Frith, 1998, s.191). 
 
Strand liknar sångaren vid skådespelaren på det vis att båda antar roller. “Att framföra en sång 
är att gestalta en text” (Strand, 2003, s.78). Strand delar in sångaren i tre olika delar, alla i 
form av subjekt. Hon talar om textjag, sångroll och artistpersona. Förutom dessa tre finns 
även den civila privatpersonen under ytan, den person artisten är till vardags som man som 
lyssnare skymtar under alla de tre andra rollerna. Textjaget är jaget i själva texten. Sångrollen 
är den vokala delen av textjaget, det sätt hur sångaren med sin röst och sound tolkar och 
gestaltar texten. Artistpersonan är den person sångaren utger sig för att vara när hon/han är sin 
offentliga person. Artistpersonan blir till när privatpersonen och sångrollerna blandas. Strand 
menar att det som många gånger gör att något känns autentiskt är när det uppstår dynamik 
mellan artistpersonan och sångrollen. Artistens egna upplevelser och erfarenheter tar sig 
uttryck genom texten, artisten adderar sina egna känslor in i det som framförs. 
Det finns enligt Frith fyra sätt att se på rösten – som ett musikinstrument, en kropp, en person 
och en karaktär. Strand gör kopplingen karaktär som sångrollen och person som 
artistpersonan. När Frith talar om rösten som ett instrument beskriver han det utifrån samma 
förutsättningar som vilket annat instrument. Den har en specifik ton, ett visst register, en 
klang osv. Man kan använda sin röst för att åstadkomma ljud som tillför musiken ett sound. 
Orden står tillbaka för ljudens uttryck, t.ex. grymtningar, suckar etc. för att förmedla en 
känsla. 
  
The voice as direct expression of the body, that is to say, is as important for the way we 
listen as for the way we interpret what we hear: we can sing along, reconstruct in fantasy 
our own sung versions of songs, in ways we can’t even fantasize instrumental technique 
[...] with singing, we feel we know what to do (Frith, 1998, s.192). 
 
Frith belyser sångens starka ställning och en av de anledningar till varför människor har så 
starka känslor och uppfattning kring rösten och sångerskor/sångare. Relationen mellan 
lyssnare och sång blir så stark för att vi alla kan sjunga med och känna oss delaktiga i en sång. 
Det behöver inte låta bra men vi alla är födda med en stämma. Rösten är en del av kroppen 
och kan gestalta kroppens känslor i ett direkt led. Rösten kan svara på undermedvetna känslor 
bortom vår kontroll. Han ger exempel på de ljud sångerskor inom soulgenren gör mellan 
orden. Dessa grymtningar, suckar etc. kan tyckas springa ur djupa känslor och tar formen av 
ljud som sluppit ur kroppen, bortom tankens kontroll. En annan aspekt som Strand tar upp är 
röstens unika ställning som instrument då sångare inte bara har toner utan även ord/text som 
gör att det adderas ytterligare en dimension. 
 
4.1.1 PRIMÄRLJUD  
I denna del vill vi belysa vad det kan innebära att hitta autenticitet i rösten.  
 
Oren Brown, röstprofessor, skriver i sin Discover your voice (1996) om hur rösten är en 
identitetsmarkör. Rösten är lika unik och distinkt som ett fingeravtryck, han kallar det 
röstavtryck, eftersom varje människa har en unikt utformad hals som ger en unik förutsättning 
för formandet av rösten. Vidare menar Brown att människan precis som alla däggdjur har ett 
(flera) ursprungsljud, han kallar dem primal sound (primärljud). Detta är olika ljud som 
kommer spontant och ofrivilligt ur våra kroppar som en respons på en känsla/känslor, en 
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ljudlig reaktion av en impuls. ”Primal sound is the reflexive sound which produces emotional 
expression” (Brown, 1996, s.2). 
Genom att hitta sitt primärljud kan man som sångare få tillgång till hela sin naturliga röst 
menar Brown. Som barn har vi tillgång till hela vår röst; barn gör och låter utan att reflektera 
över hur eller varför, de släpper bara ut de ljud som kommer. Som vuxna har vi formats av vår 
omvärld och uppväxt. Brown menar att det är viktigt att återupptäcka det sätt vi haft som barn 
så att vi kan frigöra oss från hämningar och hitta tillbaka och upptäcka vår naturliga 
instinktiva röst. Vidare menar Brown att vi under vår uppväxt lär oss härma andra och detta 
kan göra att vi utvecklar ett hälsosamt sätt att använda rösten men det kan också göra att vi 
hamnar långt från vårt primärljud och kan i värsta fall leda till röstproblem. 
Genom att använda sig av sin röst på ett fritt sätt utifrån sin egen palett kan man lättare beröra 
sin publik menar Brown. Han belyser att vi på ett undermedvetet plan reagerar empatiskt 
gentemot sångare som delar med sig/använder sig av sitt primärljud. Det är då man hör 
personen, röstavtrycket, och får ta del av hennes/hans känslospektra. Brown är av den 
uppfattning att då vi får höra någons primärljud är det som att lyssna till någons inre, rösten är 
präglad av känslor och fri från tankens påverkan, man är i sin röst och får kraft från detta. Han 
förklarar att stora sångare har förmågan att beröra för att de har förmågan att ta erfarenheter 
från sitt egna liv och låta dem färga sången. Om de saknar erfarenheten har de med hjälp av 
sin fantasi lyckats försätta sig i sångens handling så till den grad att det upplevs av publiken 
som att sångaren själv upplevt det hon/han sjunger om. Vidare menar Brown att känslorna ska 
finnas i stycket musik men sångaren måste få känslorna att bli levande för att man som 
lyssnare ska bli berörd. 
4.2 AUTENTICITET OCH GENRE 
Autenticitet verkar definieras olika beroende på genre. Frith anger att det beträffande klassisk 
musik står angivet i noterna hur ett stycke skall framföras och vad som skall betonas. 
Sångrösten används här som vilket annat instrument som helst (Umberto Fiore i Frith, 1998, 
s.186) och förväntas vara autentiskt utifrån dessa givna regler. Vidare menar Frith att 
sångaren förväntas leverera kompositörens röst. Det vill säga kompositörens tankar och 
intentioner vilka tar sig form i textens och musikens berättande. Sångarens röst (i detta 
avseende sångarens fysiska röst) färgar innehållet men autenticiteten ligger i att vara sann mot 
såväl tonsättaren som för epoken verket är uppfört i. 
  
Strand belyser hur autenticitet definieras inom pop- och rockmusik. Begreppet kopplas till 
trovärdigheten av artistens person, att man tror sig kunna se personen bakom framförandet. 
Texterna skrivs ofta i ett jagperspektiv vilket gör att ett antagande om att personen som 
framför den är sin text och därför ses som mer äkta (Strand, 2003, s.79). Frith belyser att man 
inom popgenren även väger in de sociala attribut som gör en person, såsom ålder, etnicitet, 
klasstillhörighet etc. Dessa bakomliggande faktorer tillsammans med rösten gör att vi skapar 
oss en helhetsuppfattning om artisten som i sin tur påverkar hur vi tolkar dennes musik. I 
rockgenren verkar mer utrymme ges till att vara fri att gestalta och prägla texten med sin 
personlighet. Detta bidrar till en känsla av äkthet i att artisten, personen får skina igenom 
starkare än om man följer givna regler (Lindberg, U i Strand, 2003, s.81). Denna vetskap 
bidrar till att lyssnaren skapar sig en uppfattning om en artist är autentisk eller inte. 
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4.2.1 AUTENTICITET I LYSSNAR- RESPEKTIVE MUSIKERPERSPEKTIV 
När man lyssnar till en sång hör man sångerskans/sångarens röst och den generella 
uppfattningen är att det är den enda röst man hör. Frith problematiserar innebörden av rösten 
och menar att sångarens röst i själva verket bara är en av flera. Dessa olika röster tillhör 
förutom sångerskans/sångarens även kompositörens, musikmakarens och artistens (jmf. 
Strands, 2003, artistpersona). Frith anser att det då blir svårt att fastställa autenticiteten i en 
sångs framförande då det är svårt att avgöra vems röst man egentligen hör. Dessutom genom 
att åhöraren ofta har en uppfattning om personen bakom artistens röst skapar detta ett led i 
den kedja av hur vi uppfattar vad som är autentiskt. Vidare menar Frith att eftersom en röst är 
lätt att förändra med t.ex. dialekter så kan man som sångare ytterligare kan leka med sin 
identitet. På så sätt är det lätt att lura åhöraren att det man sjunger är autentiskt fastän det är 
svårt att avgöra var autenticiteten ligger.  
Om autenticitet ur ett musikerperspektiv skriver Even Ruud i sin Musikk og identitet (1997). 
Han beskriver känslan av att ha ett inre rum, ett rum som är privat och högst personligt och 
avgränsat från andra människor, en känsla/upplevelse av en inre kärna, ett sant jag. Han 
beskriver det som ett rum som ska fyllas och utformas med information och att detta rum 
sedan blir en orienteringspunkt för en själv i världen. Rummet kommer att spegla hur man 
förhåller sig till omvärlden och svarar på intryck.  
 
Opplevelsen av å besitte et slikt privat rom, av å være forskjelliga fra andre, å kan knyttes 
til opplevelsen av å ha en slags innerste «kjerne», et slags «sant selv» som kan møtes, 
utforskes og bekreftes [...] forestillingen om “det innerste” kan berøres gjennom musikk 
(Ruud,1997, s.100-101). 
 
Ruud menar att många använder musicerandet som hjälp för att utforska det som bor inom sig 
och genom musik spegla känslor av detta inre rum. Musiken blir det yttre intryck som talar till 
det inre rummet och via vars kommunikation man kan uppleva känslan av stark samhörighet. 
Detta är samma sak som att uppleva något som autentiskt. Han beskriver att man kan känna 
en tillhörighet till en viss musik där delar av ens inre får ta form och komma till tals. Dessa 
delar kan vara för utövaren oupptäckta och de kan ta form när man utövar viss musik. Vidare 
förklarar han att precis som man kan känna att musik kan ge näring åt dessa delar, kan den då 
man tvingas in i ett sammanhang man inte valt själv, avgränsa en från det inre rummet. Då 
kan musiken påverkas, känslorna ger då inte liv till det musikaliska uttrycket utan det blir 
mekaniskt och livlöst. 
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5. PERSPEKTIV PÅ HINDER FÖR PERSONLIGT UTTRYCK 
 
Vi kommer i detta kapitel att belysa studier kring en del av de orsaker som kan skapa hinder 
för utvecklingen av ett personligt uttryck.  
5.1 MENTALA HINDER OCH HUR DE KAN YTTRA SIG 
I detta avsnitt har vi valt att lyfta fram performance anxiety (scenskräck/scenoro) som ett 
exempel på hinder för utvecklandet av ett personligt uttryck. Glenn D. Wilson, beskriver i 
The Social Psychology of Music (i Hargreaves, D. J.  & North, A. C. (red.), 1997) fenomenet 
scenskräck/scenoro inför ett scenframträdande och detta har sin grund i att kroppen ställer in 
sig på att flight and fright (fly eller fäkta). Detta menar han är samma reaktion vi får om vi 
känner oss hotade. Några av symptomen är att hjärtat slår snabbare för att öka blodtillförseln 
till musklerna, levern utsöndrar lagrad energi så att man får en uppspelt känsla, man svettas 
för att kyla ner musklerna som överarbetar, magmusklerna spänns och lungorna påverkas. 
Vidare menar Wilson att fly eller fäkta fyller en funktion när vi står inför situationer då vi är 
fysiskt hotade eftersom paniken för överlevnad är befogad och ger extra kraft. Han belyser 
även att samma känslor av panik kan uppkomma om vi står inför en situation där vi fruktar 
att förlora vår stolthet eller bli förödmjukade. Rädslan att misslyckas och de sociala 
konsekvenserna av detta blir så centrala att själva musicerandet kommer i andra hand. Dessa 
mekanismer kan påverka hur rösten bär för en sångerska eller hur stadig/flexibel man är på 
handen som musiker.  
 
Wilson ser scenskräck/scenoro som närmast relaterad till social fobi och kopplar det till 
personer med tendens till nervös eller neurotisk läggning. Vidare menar han att nybörjare kan 
lida av scenoro då de är medvetna eller tror sig vara medvetna om att deras framträdande inte 
lever upp till den goda kvalitet man önskar. Detta kan förbättras genom bättre teknik och 
repetitioner så att man känner sig trygg men även genom att lägga själva stycket man ska 
framföra på en rimlig nivå. Även om scenoro är mer förekommande hos nybörjare belyser han 
att det även förekommer i stor utsträckning bland professionella musiker. 
 
5.1.1 SITUATIONER SOM FÖRSTÄRKER SCENSKRÄCK/SCENORO 
Wilson tar upp att man bland professionella märker en ökad trygghet med ålder och 
erfarenhet. Men tryggheten kan variera beroende på syftet av musicerandet. Hamann (i 
Wilson i Hargreaves, D. J. & North, A. C. (red.), 1997) påvisar att graden av 
scenskräck/scenoro många gånger står i relation till musikerns känsla av hur blottad/utsatt 
hon/han känner sig. Graden av hur utsatt personen känner sig ligger i hur situationen för 
musicerandet ser ut. Det kan handla om: solo- vs. gruppframträdanden, offentliga 
framträdanden vs. övningssammanhang, framträdanden av svåra stycken el. dåligt förberedda 
stycken vs. lätta, bekanta stycken och välförberedda stycken, syftet av framträdandet – tävling 
vs. nöje. 
 
Detta styrks av en undersökning gjord, av Abel och Larkin (i Wilson i Hargreaves, D. J. & 
North, A. C. (red.), 1997), på musikstudenter där man mätt hjärtfrekvensen inför och under 
olika framträdanden. Där märkte man att om studenten kände sig bekväm eller kände glädje 
inför ett framträdande, då höjdes inte pulsen till samma grad som inför ett framträdande inför 
jury. Skillnaden ligger i om framträdandet är av nöjsam art eller har formen av en tävling. 
 
En annan faktor som påverkar upplevelsen och prestationen under ett framträdande är i vilket 
skede eller tidpunkt som nervositeten når sin topp. Wilson belyser att musiker med stor 
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scenvana är som mest uppspelta/nervösa precis innan ett framträdande, medan mindre erfarna 
musiker istället har byggt upp en ångest under en längre tid som når sin kulmen under själva 
framträdandet. Det kan i sin tur påverka kvaliteten/upplevelsen av framträdandet. 
 
Men ska nämnas att inte all press är av ondo. Wilson belyser även den positiva effekten av 
stress inför ett uppspel. Många musiker upplever att de spetsar sin prestation då de känner viss 
nervositet inför en spelning. 
 
5.1.2 HUR SCENORO KAN HANTERAS 
För att komma bort från negativ stress kring sitt musicerande belyser Stewart Gordon, 
musiker och lärare, i sin Mastering the Art of Performance (2006), vikten av att jobba med 
sig själv och sina tankemönster. Han menar att vi är mer vana att tänka negativt än positivt 
när det kommer till att åta sig en utmaning. Detta kommer ur att vi som människor lättare 
kommer ihåg känslor av obehag än känslor av välbehag, detta gäller även de händelser som 
framkallat känslorna. Som människor är vi mer benägna att skydda oss från lidande än vad 
vi är benägna att uppleva njutning. Vidare menar Gordon att instinkten att tänka negativt 
och måla upp ett scenario där det värsta händer gör att vi tror att vi skyddar oss från ett 
misslyckande. Rädslan för att framhäva sig själv, bidrar också till att vi inte vågar vara för 
positiva i vår framtoning gentemot oss själva. Dessa faktorer spelar stor roll i hur vi bygger 
vårt självförtroende. 
 
Gordon tar upp vikten av att ha en filosofi kring sitt musicerande, en uppfattning om varför 
man gör det. Genom att motivera för sig själv att man t.ex. vill sjunga för att man älskar det 
eller vill förmedla ett personligt/politiskt budskap kan man minska stressen i de krav man 
lägger på sig själv. Genom att ha en positiv inställning till sin publik istället för att se den 
som ett hot kan man alternera rädslan mot ett välbehag, detta är något Wilson belyser. Även 
att acceptera att man kommer att göra små misstag under uppspelet gör att man minskar 
stressen kring eventuella misstag. 
 
Vi har nu tagit upp hur nervositet kan yttra sig och hur det kan påverka musicerandet. Vi har 
belyst olika tankesätt som kan underlätta att få kontroll över sin nervositet/oro. Vi har sett att 
nervositet och oro är kopplat till känslan att blotta sig, tappa kontrollen och förlora sitt 
anseende. För att förstå dessa mekanismer vill vi nu utreda vad dessa rädslor bottnar sig i.  
 
5.1.3 SJÄLVFÖRTROENDETS ROLL I MUSICERANDET 
Nedan belyser vi självförtroendets roll för musicerandet. 
 
Självförtroende – förtroende till sig själv, självförtröstan, självtillit. (SAOB)  
 
Willi Railo, känd idrottspsykolog belyser i sin Nya Bäst När Det Gäller: Idrottspsykologi 
(1992) att grunden för att lyckas är ett gott självförtroende. De byggstenar som ligger till 
grund för självförtroendet är bland annat att man under sin uppväxt känt sig accepterad i alla 
lägen vare sig det har varit mot- eller medgång, känt kärlek från sina föräldrar och att de 
trott på ens talang.  Dessa delar gör tillsammans att man får ett generellt självförtroende. 
Om man inte har fått med sig detta från barndomen utan istället känt sig oälskad, 
oaccepterad och fått växa upp utan tydliga gränser kan detta göra att självförtroendet brister. 
Inget säger att man inte ändå kan lyckas men för att det skall hända menar Railo att man 
måste se tydliga positiva resultat inom det område man håller på med. Denna typ av 
självförtroende kallar han det specifika självförtroendet. För att detta ska ske krävs det ett 
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gott samarbete från “tränare, lagkamrater och att föräldrarna reagerar positivt på din 
framgång” (Railo 1992, s.79). 
 
Railo beskriver två faktorer som är av stor betydelse för om man lyckas eller inte med det 
man företar sig inom idrotten. Detta kan kopplas till musik då det handlar om samma 
psykologi vid övning och utövande i båda områdena. Han beskriver hur man påverkas av sitt 
förhållningssätt till en uppgift, förhållningssättet bottnar i en själv. Han delar upp det i två 
delar: ambition och prestationsångest. 
 
Ambition är en positiv kraft, som motiverar oss, driver oss att satsa, 
ger oss viljan att se resultat och nå framgångar.   
Prestationsångest är negativ, en rädsla för att göra fel, för 
vad andra ska säga om vi gör bort oss, för att inte satsa för mycket, 
inför risken att misslyckas” (Railo, 1992, s.126). 
 
Railo ser dessa som två “röster” man brottas med. Olika personer har olika starka röster, 
olika mycket av en röst. Dessa röster har formats genom uppfostran och omgivning, det kan 
man inte påverka. Men genom att befinna sig i rätt social miljö när man utövar/övar och 
tränar kan man stärka den positiva rösten, vilket är önskan för att nå positiva resultat och ett 
positivt förhållningssätt. 
 
Railo belyser även vikten av att sätta mål som inte är allt för orealistiska/svåra att uppnå. 
Genom att sätta mål som står i nivå med självförtroendet kan man uppnå goda resultat, detta 
fungerar även vice versa, genom att ha mål som är för svåra och som man omöjligt kan nå så 
kan det leda till att självförtroendet minskar när man misslyckas. 
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6. NÄRVARO I STUNDEN OCH MUSIKEN 
 
I detta avsnitt belyser vi vad innebörden av sinnestillståndet närvaro kan vara. 
 
Barry Green och Timothy Gallwey, musiker samt mentaltränare, beskriver i deras The inner 
game of music (1987) ett tillstånd av närvaro. De talar om själv1 och själv2. Själv2 är den 
del av oss själva som är fri från hinder och påverkan av negativa tankar. Själv2 består av 
alla våra minnen, lagrade och omedvetna, allt vi någonsin lärt oss medvetet och omedvetet 
från andra eller genom självupplevda händelser. Vidare består det av musik som 
assimilerats ner i oss eller som vi lärt oss genom att lyssna och få en känsla av vad vi 
upplever som bra/rätt. Själv2 är det tillstånd där vi är avslappnade och oreflekterande men 
fullt medvetna, där vi är i kontakt med våra kvaliteter och förmågor. Från detta ställe kan 
musiken flöda fritt utan att man hämmar den. Med andra ord är det i detta tillstånd leken 
uppstår. Green och Gallwey menar att människor befinner sig i själv2 de första åtta åren av 
sitt liv. Det är i de tidiga åren man lär sig gå och utveckla sina grundläggande färdigheter 
utan inverkan av egna dömande tankar.   
 
Själv1 är den röst vi hör i oss själva som talar till själv2. Själv1 är de tankar som maler i ens 
huvud, som kritiserar, varnar och förutspår eventuella scenarior, som tar in och analyserar 
vår omvärld i stort och smått. Det är den röst som ständigt diskuterar vad andra sagt, vad vi 
gjort och känner. Själv1 hindrar oss från att vara i själv2,  “even when the comments that 
self1 makes are valid and true in themselves, it keeps you from being fully absorbed in the 
moment” (Green. B & Gallwey W. T, 1987, s.29). Green och Gallwey menar att man genom 
att reducera eller hantera själv1 lättare kan nå själv2 och befinna sig i det tillstånd då vi är 
närvarande, kreativa och frisläppta. 
 
Stephen Nachmanovitch, musiker och författare, skriver i sin Spela fritt: improvisation i liv 
och konst (2004) om leken, det tillstånd där man leker i musicerandet och inte är rationell. 
Det bidrar till att öka kreativiteten och till ett positivt förhållande till musicerandet. Han 
beskriver detta tillstånd som en känsla av att inte ha något att vinna eller förlora. Via leken 
kan man upptäcka, tänja gränser både kreativt och tekniskt. Nachmanovitch beskriver leken 
som utforskandets fria ande den handlar utifrån glädje och är ett tillstånd där man genom 
glädje utforskar, upptäcker och njuter av att göra det man gör. I leken finner man nya vägar 
att förhålla sig till sin omgivning, saker och personer, han menar att leken gör oss flexibla. 
Genom att leka kan man upptäcka saker inom sig själv man inte var medveten om. ”En 
lekande varelse är lättare anpassbar till föränderliga omständigheter” (Nachmanovitch, 
2004, s.48). 
 
Leken beskriver ett tillstånd där man är fri i sitt musicerande och motsatsen är känslan av att 
man är begränsad av sig själv, både tekniskt och emotionellt. Nachmanovitch menar att för 
att nå fram till och hitta det lekfulla sinnet/tillståndet kan man använda sig av improvisation. 
När man improviserar handlar det om att upplåta sig till ett intuitivt varande. Detta varande 
beskriver han som ett konstant flöde av val som man gör utan att reflektera. Nachmanovitch 
talar om två fenomen, strömmen och musan. Strömmen kan beskrivas som en slags energi. 
Han belyser att andliga traditioner runtom i världen har olika namn för samma fenomen; i 
Kina benämns det som ch’i, i Indien kundalini el. prana, sufier benämner det baraka osv. 
Nachmanovitch beskriver strömmen som ett inre flöde bortom det personliga. Han menar att 
personen är ett kärl eller kanal genom vilken en kraft flödar. Man kan göra sig mer eller 
mindre mottaglig för denna kraft. Rädsla kan blockera eller stänga inne den men vi kan även 
locka fram den genom att försätta oss i vissa sinnestillstånd där vi är mer mottagliga för den. 
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Musan beskriver han som intuitionens levande röst som vi kan lystra till. Vidare beskriver 
han intuitionen som den kunskap vi besitter som innefattar allt vi vet och allt vi är. Genom 
att vara lyhörd för sin inre röst och reagera på den, till skillnad från att höra den och inte 
våga leva ut den, så kan man öppna sig för det oväntade. Han menar att leken, strömmen och 
musan bidrar till att man kan finna sin kreativitet och sin äkta kärna. De är tillstånd där man 
är fri från hinder. 
6.1 FLOW 
Nedan belyser vi bakgrunden till och innebörden av begreppet flow och vad detta 
sinnestillstånd kan vara. 
 
Flow - känsla av koncentration, eufori och tidlöshet. (SAOB) 
 
Mihayly Csikszentmihahlyi (MC) är upphovsmannen till ordet flow. Genom sin forskning på 
människor och deras förhållande till lycka kom han fram till att lycka inte är något som bara 
händer utan ett tillstånd som man måste förbereda. Med det menar han att lycka inte är 
resultatet av tur eller tillfälligheter, inte heller något man kan tvinga fram. ”Lyckan beror inte 
i och för sig på yttre händelser utan snarare på hur vi tolkar dem” (Csikszentmihahlyi, 2006, 
s.18). 
 
Genom att kontrollera inre upplevelser kan man påverka sin livskvalitet. Vidare menar MC att 
lycka måste komma av sig själv, vilket den gör genom personligt engagemang i en sak som är 
större än man själv, då kommer lycka som en biprodukt. Han talar om den optimala 
upplevelsen som något som kommer ur att man arbetat hårt för något, där man tänjer sina 
gränser både kroppsligt och själsligt. Alltså åstadkommer man den optimala upplevelsen själv. 
 
Ur denna forskning utvecklade han teorier som grundade begreppet flow: 
 
Flow - det sinnestillstånd i vilket människor är så uppslukade av vad de gör att ingenting 
annat tycks betyda något; upplevelsen är i sig själv så njutbar att man vill fortsätta att göra 
det även om priset är högt, bara för glädjen att göra det (Csikszentmihahlyi, 2006, s.20). 
 
Han menar att flow infinner sig då man har ordning i medvetandet, genom att mental energi 
riktas mot ett realistiskt mål som utövaren kan leva upp till. Vidare menar han att man får 
ordning i medvetandet genom att sträva mot ett mål eftersom man då koncentrerar sin 
uppmärksamhet på uppgiften och glömmer bort allt annat. 
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7. METOD OCH MATERIAL 
 
I detta kapitel kommer vi att gå igenom val av metod, urval, genomförande, metoddiskussion 
och etiska aspekter. 
7.1 VAL AV METOD 
Vi har valt att göra en kvalitativ undersökning då vår intention varit att göra djupintervjuer så 
att vi lättare kunnat ställa följdfrågor för att så grundligt som möjligt undersöka de begrepp 
och företeelser vi ämnat. En kvantitativ undersökning som genomförs med hjälp av enkäter 
hade troligen inte gett oss samma djupgående förståelse. Vi har valt att göra en 
respondentundersökning i form av samtalsintervjuer. Detta har skett i form av fasta 
frågeställningar med möjlighet att ställa följdfrågor för att kunna tränga djupare in i ämnet. 
“Samtalsintervjuundersökningar ger goda möjligheter att registrera svar som är oväntade. En 
av de stora poängerna är också möjligheten till uppföljningar” (Esaisson, P; Gilljam, M; 
Oscarsson, H; Wägnerud, L, 2007, s.283). Då detta ämne är så brett har vi gjort vissa 
avgränsningar. Vi har valt att fokusera frågorna kring undersökningens tre teman: Aktörens 
perspektiv på personligt uttryck, Pedagogens perspektiv på personligt uttryck och Perspektiv 
på hinder för personligt uttryck.  
7.2 URVAL 
Val av respondenter gjordes utifrån vetskapen om att de på något sätt jobbar med musikaliskt 
uttryck och sång. Och att de på något sätt har anknytning till pop/rock genren. Andra kriterier 
var att de jobbar eller har jobbat med elever på gymnasie- eller högskolenivå och att de är 
eller har varit verksamma som musiker/sångare. Detta för att få en insyn i respondenternas 
egna upplevelser och tankar kring begreppet personligt uttryck både i deras musicerande samt 
i deras arbete som pedagoger. Vi har valt att intervjua fyra personer vilket verkar rimligt 
utifrån den tid vi haft att skriva uppsatsen på.  
7.3 GENOMFÖRANDE 
Respondenterna kontaktades via e-post där vi presenterade vilka vi är och syftet med 
undersökningen. Tillsammans kom vi sedan överens om tidpunkt för intervju. Tre av fyra 
intervjuer gjordes med oss båda närvarande. Den fjärde gjordes på samma sätt som de andra, 
dock med endast en av oss närvarande Detta berodde på att intervjun blev bestämd med kort 
tidsvarsel så att en av oss var redan uppbokade det datumet respondenten kunde. Intervjuerna 
spelades in och transkriberades sedan. Efter detta gjorde vi en sammanfattning av 
respondenternas svar där det mest relevanta för vår undersökning plockades ut. Svaren 
jämfördes sedan och redovisas i kapitlet Resultatredovisning. 
 
Våra intervjufrågor är baserade på syftet och frågeställningarna som varit utgångspunkten för 
vårt arbete. I utformandet av frågorna tog vi hjälp av intervjuguiden i Metodpraktikan 
(Esiasson m.fl, 2007). Vi delade in frågorna under tre teman så att vi med säkerhet täckte in 
de områden vår undersökning har. Vi valde att ha riktade frågor som samtidigt lämnade 
mycket utrymme för att få så mycket som möjligt ur våra respondenters svar. Vi har även valt 
att basera en stor del av frågorna kring respondenternas egen erfarenhet och upplevelse av 
musik/musicerande utifrån sig själva. Detta då vi varit nyfikna på att undersöka hur stark 
koppling det är mellan dessa och deras pedagogiska verksamhet. Men även för att få ett brett 
underlag för vår undersökning kring hur begreppet personligt uttryck uppfattas, upplevs och 
tolkas.  
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Vid intervjutillfället arrangerade vi rummet så att intervjuare och respondent satt mittemot 
varandra. Respondenten fick sitta med utsikt mot ett fönster. Detta var ett medvetet val då vi 
tror att frågorna kräver en del eftertanke och att det kan vara inspirerande att få titta ut 
emellanåt. Vi ställde frågorna och väntade tills vi upplevde att respondenterna var nöjda med 
sitt svar. Detta resulterade i att de 60 minuter som vi satt som tid nästan inte räckte till och vi 
upplevde en stress att hinna med de sista frågorna. Vi blev dock bättre på att styra samtalet 
allteftersom vi fick mer rutin efter varje intervju. Den sista intervjun kom hastigt inpå och 
respondenten hann inte vara med 60 minuter. Vi fick ca 45 minuter och bestämde oss för att 
hon kunde maila svaren på de inledande frågorna. 
7.4 METODDISKUSSION 
Att ha hög reliabilitet i sin undersökning innebär att den är tillförlitlig i sitt utförande. Tre av 
fyra intervjuer gjordes av oss båda, vilket förmodligen minskade risken för t.ex. misstolkning 
av svaren. För att ha hög reliabilitet i vår undersökning förde vi anteckningar och spelade in 
intervjuerna med hjälp av iphone och ipod. Detta för att vi skulle kunna gå tillbaka ifall 
minnet och anteckningar svek. Detta ansluter till vad Esaiasson skriver om bristande 
reliabilitet genom slarviga anteckningar, tillfälliga hörfel och missförstånd etc. (Esaiasson 
m.fl. 2007, s.70).  
 
Reliabilitet innebär också att vem som helst skall kunna komma fram till samma resultat 
under samma förhållanden. Det är dock inte troligt att man får liknande svar om man inte 
frågar samma respondenter. Vi har använt oss av samma frågor under alla intervjuer men 
beroende på respondentens svar har vi valt att ställa följdfrågor. Det kan ha skett ifall vi 
upplevt att respondenten inte riktigt uppfattat frågan på ett korrekt sätt. Följdfrågorna 
varierade beroende på huvudfråga och respondentens svar men i slutändan resulterade det 
nästan alltid i att svaren vi fick hade den omfattning vi eftersökte.  
 
Med validitet menas att man undersöker det man har för avsikt att undersöka (Ejvegård, 2003, 
s.73). Vi känner att vår undersökning har hög validitet då intervjufrågorna är baserade på vår 
undersöknings syfte och frågeställningar. Vi aspirerade på att formulera frågorna så tydligt 
och kärnfullt som möjligt och respondenterna fick berätta fritt under dem.  
7.5 ETISKA ASPEKTER 
För att skydda respondenternas identitet har Vetenskaprådet fyra krav att följa. Dessa är: 
informationskravet, samtyckeskravet, konfidentialitetskravet samt nyttjandekravet. 
(http://www.codex.uu.se/texts/HSFR.pdf) 
 
• Informationskravet: Vid första kontakt via mail med respondenterna informerades de 
om syftet med vår undersökning. Respondenterna informerades även innan 
intervjuerna började om att de kommer att vara anonyma i vår undersökning och att de 
när som helst fick avbryta intervjun. Om de så vill kan de också efter intervjun dra 
tillbaka sin medverkan och då kommer inget av intervjuns innehåll att användas. 
 
• Samtyckeskravet: Alla respondenter valde att delta i undersökningen och gav därmed 
sitt samtycke. Efter sammanställningen av intervjuerna skickade vi resultat 
redovisningen till respektive respondent så att de kunde godkänna användandet av 
deras intervjumaterial. 
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• Konfidentialitetskravet: Våra respondenter har alla fått fingerade namn och 
förhoppningsvis så generella beskrivningar att de inte går att identifiera dem. 
 
• Nyttjandekravet: Respondenternas svar kommer inte användas i något kommersiellt 
eller annat icke-vetenskapligt syfte. 
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8. RESULTATREDOVISNING 
 
I detta kapitel kommer vi att redovisa resultatet av de intervjuer vi gjort. Vi kommer att 
använda oss av referat och citat. Vi börjar med att presentera respondenterna och sedan 
kommer vi att redovisa resultatet under tre teman: Aktörens perspektiv på personligt uttryck, 
Pedagogens perspektiv på personligt uttryck samt Perspektiv på hinder för personligt uttryck. 
Med aktören menar vi pedagogernas musikerroll. 
8.1 PRESENTATION AV RESPONDENTERNA 
Lisa undervisar i ämnet musikalisk kommunikation på en högskola i Sverige. Hon har 
undervisat i ca 20 år. Lisa är klassiskt skolad men som verksam musiker håller hon bl.a. på 
med folkmusik, pop/jazz och kör. 
 
Eshter är utbildad musiklärare och har undervisat i 17 år. Hon har undervisat på 
estetgymnasium, eftergymnasial yrkesutbildning i musikal, folkhögskola och nu undervisar 
hon på en musikhögskola. Hon är verksam musiker i olika konstellationer, båda fasta och 
sådana som uppstår för begränsade perioder. Hon rör sig mestadels inom jazz, pop och soul 
genrer, men tänker inte så ofta på vilken genre det är, utan mer att det är musik hon tycker 
om. 
 
Helena är utbildad musiklärare och sångpedagog, hon har undervisat i 19 år. Hon har jobbat i 
olika verksamheter med barn och unga genom åren men numer jobbar hon som sångpedagog 
med vuxna på högskolenivå. Som verksam musiker har Helena ett hjärta för enkla melodier 
och finurliga texter. Hon gillar även jazz och då gärna jazz åt pophållet. Helena sjunger i en 
jazzkvartett och tar även en del jobb som körsångerska. 
 
Moa är utbildad musik- och rytmik pedagog. Hon har undervisat eller undervisar mestadels 
äldre åldrar som högstadiet, gymnasiet och vuxna. Hon har undervisat i ca 16 år. Hon är 
verksam körledare och leder en gospelkör. Som musiker är hon mest verksam inom kör och 
gospel genren. 
8.2 AKTÖRENS PERSPEKTIV PÅ PERSONLIGT UTTRYCK 
Lisa tycker att begreppet personligt uttryck är svårdefinierat eftersom det inte finns något sätt 
att bedöma sanningen i det. Hon menar att man kan tänka kring det men det är svårt att säga 
vad det är. För att skapa ett personligt uttryck tycker Lisa att man måste försöka förstå ett 
stycke utifrån sig själv, man måste ”förlägga en personlig del in i det du gör” (Lisa), och hitta 
känslorna inom sig för att ge liv åt ett stycke. Hon tycker att personligt uttryck kan vara att 
man arrangerar ett stycke utifrån sig själv, att man nyanserar, tolkar och instrumenterar eller 
sätter det i en dramaturgisk mening. ”du ska göra val hela tiden tycker jag. Vad är det här, vad 
berättar det här, varför gör jag den här låten? Varför vill jag göra den här låten? Det måste till 
en vilja” (Lisa). 
  
Esther förklarar att personligt uttryck är något som det pratas en del kring, det är något som 
alla strävar efter men som ingen riktigt definierar. Hon tycker att personligt uttryck hänger 
ihop med många olika saker, dels med kontakten med sig själv. ”Att man inte har stängt den 
vägen och försöker anpassa sig för mycket efter vad man tror att någon vill ha, utan att man 
faktiskt lyssnar på både sitt intellekt men också sina känslor” (Esther). Har man kontakt med 
det som är en själv, även de svaga delarna, så tror hon att man kan vara ärlig mot sig själv och 
detta kommer publiken att känna. Hon talar om detta som att vara autentisk. Esther menar att 
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det personliga uttrycket även ligger i de val man gör kring musiken, hur man förhåller sig till 
den som bl.a. frasering och dynamik. Uttrycket formas även av en persons fysiska 
förutsättningar som t.ex. ansatsrörets utformning. 
  
Jag är byggd på ett speciellt sätt, vilket gör att jag har en speciell klang i mig själv. En färg, som 
jag kan plocka fram och stärka ännu mer […] det finns ju många saker som speglar hur jag är 
som människa och […] alla olika delar blir i slutändan det här personliga uttrycket tycker jag 
(Esther). 
  
Helena säger att hon tröttnat något på begreppet personligt uttryck. Hon tycker att det är 
begrepp som har ”hajpats” (upphausats) väldigt mycket. Hon säger att man pekar gärna ut där 
man tycker att det finns och inte finns ett personligt uttryck. “Då vill man ju gärna säga att här 
finns det ett personligt uttryck. Men vad är det som gör att vi kan se det? Det kanske är för att 
vi speglar oss själva i det här någonstans” (Helena). Helena säger att hon inte kan bedöma det 
personliga uttrycket men hon kan uppfatta det och uppmuntra sina elever att plocka fram det 
personliga genom att pröva olika saker och ta till sig det som passar dem. “det man vill 
uppmuntra hos en elev [...] är ju att inte bara reproducera [...] och jämföra sig. Jämför gör man 
ändå tyvärr alldeles för mycket” (Helena). 
  
Moa upplever att ett personligt uttryck har med personen och dennes erfarenhet att göra. ”När 
en person på något sätt har något att säga, gör det på sitt eget sätt men när man på något sätt 
upplever det utifrån att det stämmer överens. Alltså att det här är en sanning” (Moa). Hon 
säger att det handlar om att vara sann mot sig själv och sin tolkning. Moa tycker att det 
personliga uttrycket förstärks om man framför sitt egna material men huvudvikten ligger i hur 
man tolkar en sång utifrån sig själv och sätter sin egen prägel på den. Moa menar att för henne 
är personligt uttryck exempelvis inte att vara ett plagiat eller schablon på någon annan och 
dennes manér. 
 
8.2.1 TANKAR KRING MUSICERANDET OCH DET EGNA PERSONLIGA UTTRYCKET 
Moa tycker att en stor del av hennes uttryck ligger i att hon använder sig mycket av rörelse för 
att skapa energi. Hon tycker också att det varierar beroende på situation, att man blir färgad av 
sammanhanget. Moa förklarar att det som hon ser som sitt personliga uttryck är att hon 
sjunger sången med den röst och den känslan hon har och på så sätt är hon sann. Sen ligger 
det också i hur man arrangerar låtarna och sätter sin prägel. Moa ser upplevelsen av att vara 
här och nu som den starkaste när hon musicerar. Detta gör hon genom att öppna sig och 
beskriver det som att sänka djupet för att landa i sin kropp och själ. Hon håller fokus och 
släpper det privata. Hon ser musiken som något hon skapar tillsammans med andra. Tidigare 
hade musiken en funktion av terapi men numera är den något annat, att följa en längtan. 
 
Moa förklarar att hon fått jobba mycket med sitt självförtroende under sin uppväxt. Bristen på 
ett gott självförtroende hade konsekvenser för hennes sång, hon var ofta väldigt nervös. Hon 
hade problem med att kunna slappna av och vara i sin kropp. Moa tror att det har att göra med 
att hon hade svårt att känna tillit. “alla de där spänningarna […] skapade spänningen i rösten 
och då tyckte inte jag att det lät bra och då blev jag nervös och så var det en sån dålig spiral” 
(Moa). För att komma över dessa hinder jobbade hon mycket med andning, hållning och 
avspänning.  
 
Lisa tror att hennes personliga uttryck ligger i hennes närvaro som hon har på scen. Detta är 
även något hon har fått höra från andra. “Jag tror att jag kan vara ganska lågmäld och ändå 
förmedla stark närvaro. Och att det är närvaron som är mitt uttryck...” (Lisa). Hon beskriver 
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att hon utgår från sig själv som person och tror att hon väljer sådant som bor i henne, saker 
som intresserar henne. Hon beskriver att när hon sjunger klingar sången genom henne och får 
då ett personligt uttryck präglat av henne. Lisa beskriver känslan av att vara i nuet, där man 
inte reflekterar utan bara är som den härligaste känslan när hon musicerar. För att nå den 
måste hon upplåta sig till ett sinnestillstånd där hon känner tillit till sig själv och sina 
medmusiker. Hon förklarar att genom att dela lusten tillsammans så kan man skapa magi på 
scen. Lisas största drivkraft i musiken är att få dela den med andra och att få utforska, hitta 
saker i musiken som hon sedan får skapa ett uttryck kring. Hon har alltid varit intresserad av 
kommunikation, människor och möten. 
 
De hinder som Lisa har fått jobba med är nervositet. Nervositeten tror hon bottnar i rädslan att 
inte räcka till både tekniskt och kommunikativt detta mest när hon skulle sjunga solo kontra 
kör. Hon talar om att man kan blanda ihop känslan av att inte prestera musikaliskt med att inte 
duga som person. Hon tror att dessa rädslor finns för att musik är så kraftfullt men samtidigt 
så sårbart och sammanflätat med ens person. För att komma över det har hon jobbat med 
andning och att medvetengöra kroppen. Sedan har hon utmanat sig själv, pushat sig själv och 
blivit hjälpt av vänner som har pushat och peppat henne. 
 
Esther tycker att det är svårt att svara på vad som kännetecknar hennes uttryck och att någon 
annan utifrån kanske lättare kan säga det. Men det viktigaste för Esther är att hon vill vara 
totalt närvarande både mentalt och känslomässigt.  
 
Man letar efter att helt och fullt gå in i en känsla. Så låter jag rösten följa med i sökandet och då 
kan det vara att man hittar saker, som det här har blivit mitt sätt att uttrycka den här känslan och 
då kan det bli att folk känner igen mig (Esther). 
 
Esther vill känna att musiken lever, hon vill vara i musiken när hon sjunger. Hon beskriver att 
hon vill påverkas av den energi som är just här och nu. “På något vis så tycker jag att när det 
blir allra mest personligt är när jag kan injicera emotionella erfarenheter från livet in i det jag 
sjunger för att då blir det, då bottnar det i mig och bottnar det i mig så kommer 
förhoppningsvis andra känna det, att det där, det är på riktigt liksom” (Esther). Esther vill vara 
öppen för stunden utifrån de förutsättningar som råder just nu. På så sätt blir varje sång en ny. 
Esther beskriver den optimala känslan när hon musicerar som ett tillstånd där alla delar, 
hennes livserfarenhet, musikaliska instinkt, förståelse för musik vävs samman med den hon är 
som människa och vad hon känner som människa. Hon beskriver det som total närvaro och att 
hon känner att hon öppnar sig och på sätt och vis blir en kanal som musiken kan strömma 
igenom. Esther tycker att musiken rymmer mer än vad hon kan säga i ord och att den blivit 
det uttryck där hon kunnat få ut sig själv. Under hennes uppväxt har den spelat en stor roll i 
hur hon utvecklats som person. 
 
Esther berättar att hon under sin uppväxt velat tänja på sättet hon använder sin röst. Hon har 
under vissa perioder jobbat mycket tekniskt “jag känner att jag ändå fått mer tillgång till 
rösten också via tekniken och det hjälper ju till att kunna stärka det man vill få ut” (Esther). 
Hon beskriver också ett sökande efter hur hon kan uttrycka en känsla, hur hon med sin röst 
kan förmedla känslan på ett trovärdigt sätt. Sättet att kunna injicera känslor i musiken 
kombinerat med rösten som instrument rent tekniskt är det som skapar ett personligt uttryck. 
“Jag tycker de här två integreras och börjar leva med hjälp av varandra ännu mer” (Esther). 
 
Helena tycker det är svårt att säga vad som kännetecknar hennes personliga uttryck. Hon 
säger att hon har svårt för när saker låter tillgjort och hon tycker det är viktigt att det hon 
sjunger landar i henne, ”man har sig själv med sig på något sätt ” (Helena). Hon tycker att 
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hennes kroppsliga och mentala erfarenheter och förutsättningar är det som gör hennes uttryck. 
Att hon tolkar en sång utifrån sig själv. Hon tycker att det handlar om att göra personliga val i 
hur man vill tolka en sång och hur hon vill använda sin röst. Helena talar om vikten av att 
vara närvarande när hon musicerar och beskriver det som flow, ett tillstånd där hon glömmer 
tid och rum och där hon är i det stora skeendet och inte värderar detaljer. Hon beskriver 
musiken som ”larger than life” och att hålla på med musik är ett behov hon har för att få 
uttrycka sig och att hon med hjälp av musiken kan utveckla sitt känsloliv. 
 
Helena säger att hon i grunden har en ganska bra självkänsla men att självförtroendet har 
svikit emellanåt. Detta har visat sig i tankar om att hon inte klarar av att göra saker hon tagit 
sig an. Tankar har dock inte hållit henne tillbaka. Att prata med vänner och få uppmuntrande 
kommentarer har gjort att hon inte känt sig ensam med tankarna och på så sätt fått energi att 
genomföra olika projekt. 
 
8.2.2 PERSONLIGT UTTRYCK OCH OLIKAR 
Helena tycker att personligt uttryck finns i alla genrer och beskriver att kärnan är att man vill 
dela och berätta något. Hon tycker att det finns överallt även där man kanske inte ser det själv 
men det finns oftare än man tror, hon förklarar att i modern pop/rock kan det ibland gömmas i 
de stora produktionerna. Helena menar att något som berör henne och som hon uppfattar som 
personligt uttryck kanske passerar hos någon annan som uttryckslöst och vice versa. 
  
Lisa tycker inte det finns någon skillnad, alla genrer har plats för personligt uttryck. ”Sen 
finns det ju kulturer kring genrer” (Lisa). 
  
Esther tycker att det finns utrymme för personligt uttryck inom alla genrer, även om man 
måste hålla sig inom vissa ramar i en del genrer som i t.ex. klassisk musik. Esther förklarar att 
hon ser det som att musiken filtreras genom personen. Man kan vara förtrogen med det 
stilistiska i en genre och använda sig av det men det kommer ändå att bli ett personligt 
avtryck. Däremot ser hon en skillnad på om man helt anpassar sig efter det stilistiska och 
väljer att härma då kommer inte personens egenart fram. Det handlar om val menar hon. “Att 
man liksom, ok vad vill jag med det här? Så att jag inte bara ger efter för minsta motståndets 
lag” (Esther). Om man ställer sig frågan vad man vill så tror Esther att det är lättare att bidra 
med något som är ens eget.   
 
Moa säger att om man sjunger i en viss genre måste man förstås ha med det som gör låten 
genretypisk. Om man har en gospelkör måste det låta gospel om rösterna. Även musikerna 
måste kompa på det sätt som krävs för att man ska uppleva det som gospel. Men uttrycket och 
tolkningen måsta komma till ändå för att ge ett större djup till text och det man vill förmedla. 
8.3 PEDAGOGENS PERSPEKTIV PÅ PERSONLIGT UTTRYCK 
Lisa tycker att det viktigaste för att skapa en gynnsam lärandemiljö är att skapa en trygg 
grupp och att hon som lärare inger förtroende hos sina elever. Då Lisa jobbar med grupper 
arbetar hon med individen i grupp. Hon tycker det är viktigt att lyssna in sin grupp så hon vet 
vad hon ska hjälpa dem med och ge adekvata uppgifter. Hon förklarar att det är viktigt att hon 
litar på att eleverna kan saker som de själva inte vet än. Som lärare är Lisa mer intresserad av 
processen än resultatet. 
 
Hon jobbar med support, aktiv lyssning, improvisation, impulser och att eleven ”vågar pröva 
utan att göra rätt jämt” (Lisa). Genom utforskande arbete och genom att ge eleverna uppgifter 
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som inte går att förbereda får eleverna erfarenhet att skapa någonting utifrån sig själva här och 
nu och då hinner de inte heller bedöma sin prestation, detta leder till att de kan hitta saker i sig 
själva. Hon jobbar med jag-stärkande och personlig utveckling i den mån att man kan 
utveckla sin konstnärlighet genom att våga. Då menar Lisa att man kan ”börja lyssna på sig 
själv […] efter sitt eget uttryck […] Min grundtro är att alla har ett personligt uttryck. Alla har 
något de kan tillföra” (Lisa). 
  
Esther förklarar att genom att vara öppen för stunden och observera studenten så kan hon 
lyssna in studenten där de är och se vad de vill/behöver jobba med och även vad som kan stå i 
vägen för att nå dit. Sedan får hon lirka med det som är i vägen. Esther menar att ibland kan 
det behövas tydliga ramar, ibland kan det vara att man jobbar tekniskt så att eleven får tag i 
det hon/han vill i rösten men hon talar också om vikten av att känna att man utvecklas som 
människa. Detta kan ske via dialog, både verbalt och icke verbalt. 
 
Esther tycker det handlar om att frigöra något hos individen, hon vill att studenten ska få 
tillgång till så mycket som möjligt i sig själv. Hon talar om att stärka tilltron till den egna 
förmågan och även sitt sätt att låta. 
  
Snarare än att jag ska lägga på något utifrån och in så handlar det om att väcka tankar hos 
studenten. Många studenter är rädda för att göra fel, tänker mycket, gör jag rätt nu? Att skapa 
en miljö där studenter får möjlighet att prova så mycket som möjligt. Att gå utanför det man 
vågat tidigare (Esther). 
  
Genom att jobba med eleverna och att öka deras acceptans för sig själva så kan eleverna 
känna sig mer fria. Esther kan ibland jobba med rollgestaltning för att nå vissa element men 
främst jobbar hon med att stärka det egna, “öppna vägen inåt […] stärka egenarten” (Esther). 
  
Helena tycker det är viktigt att ha en ärlig relation med sina elever och att jobba med elevens 
inställning till sitt musicerande, så att det inte blir konkurrensinriktat. Hon talar även om 
vikten av att lägga över bollen till eleven så att den själv får bestämma och stå för sina val. Då 
kan de lättare plocka fram en personlig tolkning. Helena har funderat över hur pedagoger 
många gånger lägger orden i munnen på sina elever, “att man säger, nu jobbar du med den här 
låten och [...] puffar lite åt det hållet man tycker är fint, eller passar den personen” (Helena). 
Hon tycker en elevs inre resa är parallell med den yttre och att hitta ett personligt uttryck 
handlar om mognad. 
  
Det personliga uttrycket är inte bara valet av toner och ljud utan det är så mycket mera i att ta 
reda på vem är jag som person? Och vad är mina akilleshälar kan det vara också [...]  Och 
vad är min längtan och mina önskningar (Helena). 
  
Hon jobbar tekniskt för att kunna stärka ett uttryck och/eller få mer tillgång till sin röst. 
  
Moa menar att det är viktigt att tänka på vad det är som ska förmedlas och hur det 
ska förmedlas. Hon jobbar med mentala bilder, föreställningar, känslor för att eleverna 
ska kunna lägga in sina egna erfarenheter. Hon tycker det hjälper att jobba med yttre bilder 
och beskrivningar. Det är också viktigt att jobba stöttande i en grupp och skapa en tillåtande 
miljö. 
  
All vår samlade erfarenhet är bra. Och genom att vi delar den så känner och förstår publiken att 
här är det någon annan som befinner sig där jag är. Och det är helande och befriande att veta att 
man inte är ensam att befinna sig där (Moa).  
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8.4 PERSPEKTIV PÅ HINDER FÖR PERSONLIGT UTTRYCK 
Ett av hindren ser Lisa kan vara att en elev har en väldig tydlig genreidé, en uppfattning av 
hur något ska vara. Lisa anger rädslan för att inte våga vara i sin kropp som ett stort och 
vanligt hinder. Det kan vara att man är rädd för att blotta sig eller att man inte duger på sitt 
instrument och således inte våga delta/utsätta sig i övningar av bl.a. improviserad art. 
 
Lisa tycker att det är helt avgörande att jobba med hinder för att nå ett uttryck. ”De är de 
starkaste fienderna för uttryck” (Lisa). Det viktigaste för att kunna jobba med hinder är att 
jobba med tryggheten, möta eleverna där de är men samtidigt pusha dem på ett positivt sätt. 
Hon belyser vikten av att kunna leka, upptäcka och dela med varandra. För att få eleverna 
öppna kan hon tala om arbetssättet, att det är en verkstad. Lisa tycker det är bra att jobba med 
övningar där eleven glömmer sig själv. Detta gör hon genom att jobba med bl.a. undertexter, 
värdeladdningar och att jobba med musikaliska kvaliteter. Hon tycker det hjälper närvaron att 
ge eleven uppdrag t.ex. sjung medan du gör något, ”då klipper man bort det värderande ögat” 
(Lisa). 
  
Helena nämner att ett av hindren kan vara att eleven står i vägen för sig själv. Att man har en 
vilja att låta på ett visst sätt men inte lever upp till sina förväntningar och blir besviken, då kan 
man missa att se det lilla. Detta leder ibland till att musikglädjen försvinner. Hon menar att 
man ska utgå ifrån sig själv och tänka ”men hur kan jag låta? Vad har jag för förutsättningar, 
och hur kan jag behålla min musikglädje igenom det här?” (Helena). Inom musikutbildningar 
ser hon en stress som påverkar eleven, det kan vara konkurrens eller press från olika håll. 
  
För att jobba med hinder säger Helena att hon pratar med sina elever om det som stör. Hon 
känner igen sig i att ställa höga krav på sig själv och menar att det är ingen bra väg att gå. 
Helena säger att man får vara försiktig, alla är inte redo att titta på sig själva utifrån hinder. De 
kan tycka att man pekat ut en svaghet. Hon pratar med eleven för att belysa musiklusten. För 
att leta efter lusten och glädjen i sången använder Helena bl.a. sångimprovisation. Andra sätt 
för att jobba med hinder är via andningsövningar för att få eleven att landa i sig själv men hon 
rekommenderar även motion för att hålla sig i balans. 
  
Jag kommer ihåg för många många år sen så var det en tjej som hade så fin röst men hade 
väldigt bräckligt självförtroende så då leta jag upp den här True colors, Cindy Lauper-låten. 
Och den texten tog hon in så här bara till sig. Och det kan ju vara det som behövs att man får 
nästan ett mantra ord som säger en att det kommer bli bra och jag har nåt att förmedla så 
småningom när jag orkar igen. Eller ta sig igenom en period med en sångtext, jag tror 
många gör det indirekt genom musiken dom lyssnar på (Helena). 
  
Esther förklarar att ett av hindrena kan vara att eleven inte litar på de impulser de får. Det kan 
också vara så att elever vill vara normen till lags, att de läser av vad som förväntas av dem 
och agerar utefter det och anpassar sig. Då blir konstnärligheten väldigt snäv. Esther menar att 
detta kan ske på ett omedvetet plan och att detta är ett hinder för att stärka egenarten. Det kan 
även vara att man anpassar sig efter trender som råder på t.ex. skolan, vad som är hippt. 
  
När Esther jobbar med elever tycker hon att det är bra att de bara kastar sig ut och ser vad som 
händer. Hon säger att hon kan pusha sina elever lite så att de vågar. Hon jobbar med att 
utmana eleverna att prova saker de inte gjort förut men hon tycker också att det är viktigt att 
avdramatisera saker som fått förstorad innebörd. Hon tar upp improvisation och säger att 
många elever har en tydlig bild av vad det ska vara, att det blir upphöjt, nästan lite heligt och 
görs till något akademiskt. Men poängterar Esther, att improvisera det är ett grundläggande 
element hos människan. 
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Jag vill att studenterna bara ska prova hela tiden på ett praktiskt plan utforska hela tiden, 
områden som dom kanske inte är så säkra i. Och utmana sitt sätt att vara i det dom säger och 
lita till det dom hör inom sig (Esther). 
  
Esther förklarar att genom att upprepa saker många gånger kommer man att utvecklas och få 
fram saker man uppskattar. Hon talar om att bara släppa ut det som finns här och nu och att 
det inte ska vara något färdigt fint resultat, genom att göra så kommer man hela tiden vidare. 
Esther talar om att vi lärt oss från tidig skolålder vad som är fint och fult men att man måste 
släppa den idén av att man måste kunna något innan man gör det och pröva sig fram som ett 
barn gör när de lär sig att gå. Men hon förklarar att det man jobbar med för att komma förbi 
hinder mycket väl kan vara akademiskt och då jobbar hon med frasering, harmonik, rytmik, 
textlig närvaro eller att man använder sig av sin livserfarenhet. 
  
Moa tänker att hinder från början är ett skydd och det kan inte bara tas bort utan måste bytas 
ut mot något annat som t.ex. tillit, insikter eller förståelse. ”Jag tror att nervositet också har 
samband med tillit. Att man inte tror att man inte är tillräckligt bra eller att det inte räcker till 
eller att man inte har rätt kompetens eller resurser” (Moa). För att jobba med hinder finns det 
olika taktiker hur man bemöter dem säger Moa. Ibland uttrycker eleven själv problemet och 
då börjar de jobba där. Men ibland är kanske eleven inte medveten om vissa saker och att då 
sätta ord på det, kan i sig skapa hinder. Hon pratar om en sångelev som hon uppfattar som 
väldigt blyg, där väljer hon att jobba med teknik. 
 
Där går jag inte alls in och pratar om blyghet eller nervositet för hon har inte uttryckt det 
själv. Och då känner jag att om jag skulle sätta hennes fokus på det, nåt som hon kanske 
redan anar eller känner, så kan det snarare förstärka det hela (Moa). 
 
8.4.1 POSITIV EFFEKT AV HINDER 
Helena säger att det positiva är att man blir starkare när man tagit sig förbi dem. När man 
jobbat med sina hinder så får man en erfarenhet som också kan göra att man får större 
förståelse för andra. Hon tror också att man kan uppskatta det man har på ett helt annat sätt. 
Hon tror man hade varit lite fattigare utan den erfarenheten. 
 
Esther säger att det finns hinder som skapar energi och hinder som lägger locket på. Men hon 
menar att hinder hjälper till att utveckla en person och kan tvinga en att ta nya vägar eller hitta 
nya sätt, att välja en ny riktning. Hon ger ett exempel på hur en förkylning kan begränsa 
omfånget och på så sätt tvinga henne att anpassa sig och ta en ny väg i musiken, “att jobba 
mot minsta motståndet är inte alltid det bästa utan man kan behöva begränsningar” (Esther). 
 
Lisa tycker att det finns något positivt med hinder men att man måste vara försiktig hur man 
arbetar kring dem. “Du ska inte bryta hinder förrän folk väljer det själv. Alltså det är ett 
skydd, ett inre skydd. Så man måste vara försiktigt men sen så finns det kulturella hinder och 
dem kan man vara lite bryskare mot. Och så finns det personliga hinder och dem får man vara 
lite försiktigt med” (Lisa). Hon tycker det är bra att använda gruppen som en trygghet och 
tycker att man kan maskera saker i en grupp så att det inte känns lika obehagligt. Det är 
tryggare än att vara ensam. 
 
Moa menar att man kan stärka tilliten till sig själv genom att jobba sig igenom de hinder som 
redan finns och även de som dyker upp efter hand. Då kan man stärkas och utvecklas och få 
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förståelse för hur man tar sig igenom hinder, ”då har man även gjort ett utvecklingssprång” 
(Moa). 
 
 
 
 
 
 
 
 
 
 
 
 
 
 
 
 
 
 
 
 
 
 
 
 
 
 
 
 
 
 
 
 
 
 
 
 
 
 
 
 
 
 
 
 
 
 28 
9. DISKUSSION 
 
Vid början av vårt arbete hade vi en nyfikenhet kring begreppet personligt uttryck och hur det 
kan definieras. Det är ett begrepp som är vedertaget inom musikaliska kretsar och även ett 
begrepp som förekommer i styrdokumenten som ett mål. Vi har baserat vår undersökning på 
detta begrepp samt pedagogernas uppfattning om vad det kan innebära. Vi hade en 
uppfattning och en känsla inom oss som vi utgick ifrån och i samtal oss emellan fann vi att 
begreppet till stor del är baserat på subjektiva uppfattningar. 
 
I denna del kommer vi att föra en diskussion kring resultatet av våra intervjuer samt 
litteraturen vi använt oss av. Vi delar in diskussionen under samma teman som 
resultatredovisningen: Aktörens perspektiv på personligt uttryck, Pedagogens perspektiv på 
personligt uttryck samt Perspektiv på hinder för personligt uttryck. I diskussionen ämnar vi 
besvara våra frågeställningar samt visa hur vi har uppfyllt syftet med undersökningen. 
9.1 AKTÖRENS PERSPEKTIV PÅ PERSONLIGT UTTRYCK 
Under detta tema kommer vi att diskutera kring hur respondenterna uppfattar och beskriver 
begreppet personligt uttryck och även hur de upplever begreppet utifrån sig själva. Vi kopplar 
det till teorier i tidigare forskning.   
  
Respondenterna svarade ganska entydigt att personligt uttryck är ett begrepp som är 
svårdefinierat. Lisa benämner det som svårdefinierat eftersom det inte finns något sätt att 
bedöma sanningen i det. Helena belyser dock att hon kan uppfatta en persons personliga 
uttryck och kan uppmuntra eleven att plocka fram det personliga. 
  
Respondenterna verkar eniga om att begreppet är en företeelse som bottnar i en persons 
personlighet och som är förknippat med en persons egenart. Således bör arbetet med en elevs 
personliga uttryck ligga i framhävandet av egenarten och tillgången till dennes emotionella 
uttryck. Detta anknyter till Ruuds (1997) teori om att alla besitter ett inre rum. Det verkar som 
att denna uppfattning av ett inre rum är det som ligger till grund för det personliga uttrycket. 
Denna uppfattning anknyter även till det som Monsen (i Ruud, 1997) tar upp som det sanna 
jaget. Om man som person har tillgång och står i kontakt med sitt sanna jag kommer hon/han 
kunna uttrycka sig på ett för henne/honom autentiskt vis. Taylor (1992) belyser i filosofisk 
teori hur autenticitetsbegreppet föds ur den moderna uppfattningen av en inre sanningsfull 
röst. Begreppet verkar vara vedertaget bland respondenterna även om det bara är Esther som 
använder sig av ordet autentisk. Det verkar handla om det som Barker och Yuval (2007) 
benämner som personlig autenticitet, att reflektera ens person i musiken.  
 
Moa understryker att personligt uttryck inte är att vara ett plagiat eller en schablon utan att det 
är att vara sann mot sig själv. Det samma gör Helena då hon belyser att hon har svårt för 
konstlat och tillgjort, hon vill att det hon sjunger bottnar i henne. Esther förklarar det som att 
ha kontakt med både sitt intellekt, sina känslor och sin fantasi. Respondenterna verkar dela 
uppfattningen av att det personliga uttrycket består av flera olika delar men att alla dessa delar 
ska bottna i personen, i det personliga. Esther understyrker detta när hon säger att det mest 
personliga blir då hon injicerar emotionella erfarenheter in i det hon gör. Genom att det hon 
gör bottnar i henne så kommer förhoppningsvis publiken att höra detta.  
 
Respondenterna vittnar om att det handlar om att göra val och att försöka göra valen utan att 
censurera bort sig själv, utan istället med sig själv i centrum. Dessa val kan sedan bilda det 
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personliga uttrycket. Dock har vår undersökning visat att det endast är personen som besitter 
uttrycket som kan avgöra om det är personligt eller inte. 
 
Ändå verkar det som att vissa av respondenterna vid frågan kring deras egna uttryck tycker att 
det är lättare för någon utomstående att avgöra vad som kännetecknar/karakteriserar deras 
personliga uttryck.  Hur respondenterna uppfattar sitt uttryck verkar ha mer med det 
sinnestillstånd de har när de musicerar och verkar ha mindre att göra med att medvetet 
producera ett sound. Respondenterna anger närvaro och en öppenhet i stunden som en av 
källorna till hur uttrycket tar sig form. Helena beskriver upplevelsen av flow och Esther talar 
om att känna sig som en kanal. Dessa sinnestillstånd är de samma som MC (2006) och 
Nachmanovitch (2004) skriver om och som beskriver ett slags tillstånd där man är en del av 
ett större sammanhang, där man inte längre är i sitt vardagliga varande. Nachmanovitch 
(2004)  talar också om att vara en kanal fast han använder ordet kärl. Moa talar om detta som 
att inte längre vara privat och Lisa i termer av att inte längre bedöma utan upplåta sig till ett 
tillstånd av tillit. Röstens användningssätt och de kvaliteter som uppstår verkar då härröra från 
impulser, känslor som springer från det inre. Det verkar som att förmågan att vara närvarande 
eller ha flow kan spela stor roll i hur man når sitt personliga uttryck, då det verkar som det är 
något man upptäcker snarare än skapar. Då dessa sinnestillstånd verkar innebära att man står i 
kontakt med sitt sanna jag så borde man genom att befinna sig i dessa tillstånd kunna utforska 
musiken utan hinder och på så sätt nå fram till ett sant personligt uttryck.  
 
Lisa tror att hon väljer sådant som bor i henne. Det verkar stämma överens med det som Ruud 
(1997) skriver om hur man med hjälp av musiken kan utforska det som bor inom oss kopplat 
till det inre rummet. För att få möjlighet att i musiken få tillgång till sitt inre har de flesta av 
respondenterna fått jobba med självförtroendet. 
  
Då Frith beskriver klassisk musik i form av kulturell autenticitet ser vi det som ett sätt att 
generalisera uppfattningen av denna genre. Detta då genren i sig består av många olika stilar 
och traditioner där säkerligen tolkning sker i olika sätt som inte bara aspirerar till att vara 
trogen kompositörens- eller epokens röst. Respondenterna belyser att det personliga uttrycket 
även består av den fysiska rösten. Det som Frith (1998) och Strand (2003) beskriver som 
rösten som kropp. Esther beskriver en persons unika röst som en färg som man kan plocka 
fram och stärka. Hon ser det som att musiken filtreras genom en person och det är vad de 
andra respondenterna verkar säga i andra ordalag. Då uttrycket är kopplat till hela den 
mänskliga varelsen kommer det att anta en personlig form inom olika genrer trots att det kan 
finnas olika stilistiska ramar att förhålla sig till. Esther beskriver det i liknande termer som 
Brown när han talar om rösten som ett ”röstavtryck” synonymt med det unika hos ett 
fingeravtryck. Browns (1996) teori om primärljud är ett sätt att hitta sin ursprungsröst och 
denna teori verkar stämma överens med respondenternas uppfattning/upplevelse av närvaro 
och flow, då rösten är präglad av känslor och fri från bedömande tankars påverkan. Flera av 
respondenterna belyser även vikten av att de har jobbat tekniskt för att få större tillgång till sin 
röst så att det kan stärka uttrycket. 
  
Vi kan skönja ett mönster där det personliga uttryckets innebörd för en musiker kan vara ett 
sökande efter att få tillgång till så mycket av sig själv som möjligt, utan att begränsas av 
teknik eller emotionella och psykiska blockeringar. Samtidigt verkar det som att musiken som 
kommer ur en musiker, det som bottnar i dennes egenart, är lättare att känna igen eller 
uppfatta och benämna/definiera som lyssnare. Men som lyssnare kan man bara avgöra om det 
känns äkta eller uppfatta att det personliga uttrycket finns. 
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Då det personliga uttrycket många gånger handlar om val så tolkar vi in att det även gäller val 
som t.ex. handlar om artistpersona men även hur man karakteriserar sin röst och klär sina 
känslor med olika röstkvaliteter. Problematiken som Frith (1998) belyser, där alla olika röster 
spelar in i om en artist uppfattas autentisk eller inte verkar då ha mindre betydelse. 
Respondenternas uppfattning om att man genom att göra val, ha tillgång till sitt inre och 
förlägga en personlig del in i musiken kan göra den autentisk verkar definiera personlig 
autenticitet och således personligt uttryck. De andra formerna av autenticitet som Barker och 
Yuval belyser, såsom kulturell autenticitet, kan påverka det personliga uttrycket men det 
dominerande och mest karakteristiska för ett personligt uttryck verkar ligga i hur sann man är 
gentemot sig själv och i sin tur hur man kan förlägga denna sanning eller relatera denna 
sanning in i musiken. 
  
Vidare anger respondenterna att personligt uttryck verkar vara ett begrepp som det pratas och 
tycks mycket kring just nu. Helena är t.o.m. lite trött på begreppet och, som det verkar, att det 
också är ett begrepp som fyller en funktion att särskilja folk om de har ett personligt uttryck 
eller inte. Men som Helena sa att det egentligen handlar om hur vi speglar oss själva i någon 
annan. Frågan är om man kan se jakten på ett personligt uttryck där vissa artister förställer sig 
för att hitta ett unikt sound som en kontraproduktiv företeelse. Då det kan medföra att man 
blir en schablon och inte står i kontakt med sitt egna uttryck så som vi framställer det i denna 
undersökning. Frith (1998) belyser även hur kommersiella krafter påverkar hur folk skapar sitt 
uttryck och Esther tar upp hur trender inom musikutbildningar kan styra elevernas val. Dessa 
yttre faktorer kan bidra till att hindra oss från att lyssna inåt och göra våra val utifrån oss 
själva. Det blir då pedagogens roll att guida eleven igenom faser i sin musikaliska och 
personliga utveckling för att stärka den inre rösten. 
  
Vi tycker att vi ser ett samband mellan respondenternas uppfattning av begreppet personligt 
uttryck med Barker och Yuvals definiering av personlig autenticitet. Äktheten kan bara 
definieras av den som besitter uttrycket men lyssnare avgör om det känns autentiskt. 
Personligt uttryck verkar vara att ha tillgång till och använda sig av sin person och de 
komponenter som gör ens egenart och alla de val som rör musicerandet i stort och litet som 
bottnar i det personliga och emotionella.  
9.2 PEDAGOGENS PERSPEKTIV PÅ PERSONLIGT UTTRYCK 
Under detta tema kommer vi att diskutera respondenternas uppfattning kring hur man kan 
gynna ett personligt uttryck hos sina elever och koppla till tidigare forskning och/eller teorier 
kring detta. 
 
För att gynna ett personligt uttryck är respondenternas svar ganska eniga i frågan om att det 
handlar om att röja hinder och få eleverna att våga, prova, experimentera och utforska. Det 
verkar som den viktigaste delen för pedagogerna är att jobba för att få eleverna att få tillgång 
till sig själva. På så sätt kommer studenterna bl.a. att upptäcka nya saker som de inte varit 
medvetna om innan. Respondenterna är eniga om att för att få eleverna att våga gäller det att 
skapa en god och trygg lärandemiljö. Det verkar som att pedagogernas främsta verktyg för att 
jobba med sina elever är att vara lyhörda för deras person och behov. Alla säger om än i olika 
ordalag att det är genom att, som pedagog, skapa en trygg och ärlig relation som eleven 
kommer att våga utsätta sig. Detta anknyter till vad Dysthe (2003) skriver om närmaste 
utvecklingszonen där vikten ligger i att se var eleven befinner sig för tillfället och möta de 
behov som den enskilde eleven har. 
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Lisa tycker det är viktigt att lita på sina elevers förmåga trots att eleverna inte gör det själva. 
Det verkar som det ligger mycket i den tysta kommunikationen elev/pedagog emellan, det är 
något Esther nämner, hon ser även vikten av att eleven får känna att hon/han utvecklas som 
människa. Lisa jobbar mycket med jag-stärkande och personlig utveckling och att på så sätt få 
eleven att utveckla sin konstnärlighet. Helena ser den inre resan som parallell med den yttre. 
Vägen till det personliga uttrycket verkar vara komplext och bestå av många olika faktorer. 
Det handlar inte bara om toner och röstvård utan det är ett samspel mellan själslig och 
psykologisk utveckling och andra mekanismer som möjliggör att tonerna strömmar på ett 
ärligt sätt från personen. Samtidigt verkade det svårt för en del respondenter att svara på vad 
exakt de gör när de hjälper en elev att öppna sig. Det verkar många gånger handla om 
kommunikation utan dialog och en del av undervisningen tar plats på ett undermedvetet plan. 
Detta tror vi beror på att musik är i praktiken omgärdat av känslor och ibland företeelser som 
är svåra att verbalisera. Dessa företeelser kopplar vi till Säljös (2000) teori om språk och dess 
olika former där gester och mimik kan hjälpa till att skapa den tysta kommunikation som våra 
respondenter talar om. Kan tänkas att retorik fylld med metaforer hjälper till att öppna sinnet 
för de känslor man jobbar med inom/kring musik. 
  
Lisa tar upp musiken som en stark kraft där det är lätt att känna sig blottad och sårbar just för 
att den är så förknippad med ens person. Esther understryker att det är genom att jobba med 
eleverna och att få dem att öka acceptansen till sig själva och tilltron till den egna förmågan 
som de kan få eleverna att känna sig fria. Vidare menar hon att det handlar om att frigöra 
något hos eleven så att de får tillgång till så mycket som möjligt i sig själv. 
 
Det verkar som att tanken att frigöra eleven är det som styr arbetet mot ett personligt uttryck. 
Det kan handla om att frigöra känslan/emotioner genom teknisk färdighet eller att frigöra en 
elev från sina fasta föreställningar som ställer sig i vägen. Detta tankesätt anknyter till Green 
och Gallwey (1987) när de beskriver själv1 och själv2. De beskriver det som en dragkamp 
mellan det interfering self (inkräktande jaget) och det jag som är intuitivt och fritt att bara 
göra utan reflektion. Lisa förklarar i sitt arbetssätt hur hon vill lura eleven att inte ha det 
dömande ögat för att på så sätt utforska delar inom sig som man inte annars kanske vågar. 
  
Genom att lägga över en del av ansvaret på eleven, som Helena påpekade, kommer eleverna 
vänja sig vid att göra val, tänka och känna efter själva. Vi tolkar det som att genom att göra så 
kommer den inre rösten växa sig starkare. Respondenterna vittnar om vikten av att jobba med 
elevernas inställning till saker och ting, att det är genom att våga som de kommer utvecklas. 
Det är viktigt att fokusera på musiken och inte gå in i konkurrenstänkande. Moa belyser också 
vikten av att eleverna får känna att de delar musiken och att alla känslor får plats. Lisa, Esther 
och Helena jobbar med improvisation för att få eleverna att hitta nya saker i musiken och för 
att vara i nuet.  Genom att få eleverna att skapa i nuet kan de närma sig sin inre röst. Det 
verkar handla om vikten av att inte applicera saker på sina elever utan få dem att reflektera 
och tänka själva, eller som Esther sa att väcka tankar hos eleven. 
Det är en lång process som också innebär en mognad och där även åldersrelaterad mognad 
kan underlätta utvecklingen. Det ser vi ett samband mellan i Wilsons (i Hargreaves, D. J. & 
North, A. C. (red.) (1997) rapport om scenskräck/scenoro och hur den minskar med 
åldersrelaterad mognad.  
 
I arbetet kring elever och deras uttryck verkar det handla om att väcka tankar, arbeta med 
teknik och självutveckling för att eleven ska få tillgång till hela sitt varande, fysiskt, psykiskt 
och emotionellt. Grunden verkar ligga i lärandemiljön som pedagogerna skapar och att den är 
trygg.  
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9.3 PERSPEKTIV PÅ HINDER FÖR PERSONLIGT UTTRYCK 
Under detta tema kommer vi diskutera respondenternas syn på hinder som kan missgynna ett 
personligt uttryck och koppla det till tidigare forskning. 
  
Hinder behöver inte bara vara negativt utan kan också ha en positiv inverkan menar 
respondenterna. Hinder kan göra att man måste hitta andra sätt att nå fram dit man vill. Esther 
säger att minsta motstånd inte alltid är det bästa för utveckling utan att det ibland behövs lite 
begränsningar. Alla respondenter verkar vara av den uppfattningen att man som person stärks 
av att ha tagit sig igenom hinder. Det kan ha en positiv inverkan och stärka personen som 
individ. 
         
Mycket av arbetet mot ett personligt uttryck verkar handla om att arbeta med elevers hinder. 
Några av de hinder våra respondenter ser hos sina elever är att de inte lever upp till sina egna 
förväntningar och krav, att de har en uppfattning om hur de vill låta. Detta verkar bidra till att 
eleven till viss del låser sig och inte är helt mottaglig för sitt personliga sätt att låta eller vara. 
Det belyser Lisa när hon talar om elever med stark genretillhörighet. Mycket av arbetet för att 
nå ett personligt uttryck verkar handla om att stärka egenarten och att frångå schablon och 
plagiat, vilket Moa sagt. Andra hinder kan vara nervositet över att de t.ex. inte klarar det de 
har tagit sig an, att de inte vågar blotta sig eller att de inte känner att de duger på sitt 
instrument. Detta anknyter till Hamanns (1997) studie av situerad oro. Det verkar också som 
att olika trender skapar hinder då vissa elever anpassar sig efter dessa och kan på så sätt få 
svårare att vara sann mot sig själv. Det handlar om norm och det normativa sättet att passa in 
och som gör att det blir svårt att hitta sin egen kärna. 
 
Alla dessa hinder verkar bottna i ett dåligt självförtroende och respondenterna ser att det är 
viktigt att eleven bygger upp ett gott självförtroende för att få ett gott förhållningssätt till 
musicerandet. Detta knyter an till Railos (1992) teori kring självförtroendet och hur de kan 
stärkas genom att ha rimliga mål där man kan göra bra ifrån sig.  
 
Det verkar finnas en rädsla för att misslyckas hos eleverna och att de då inte vågar lita på sin 
egen kapacitet/förmåga. Detta är en uppfattning som alla respondenter verkar dela. Wilson 
(1997) skriver att denna rädsla kan bli så central så att musicerandet kommer i andra hand. 
Alla respondenter talar i olika ordalag om ett yttre värderande öga som gör att eleverna ibland 
ställer orimliga krav på sig. Detta kan medföra att eleverna kan tappa lusten och glädjen till 
musiken, Helena menar att det då är viktigt att få eleven tillbaka till musiklusten. Hon kan 
prata med eleven om det behövs eller ge tidningsartiklar att läsa som hjälp. Att utgå från 
anledningen till varför man musicerar är samma metod som Gordon (2006) förespråkar när 
han talar om att ha en filosofi kring sitt musicerande.  
          
För att undanröja hinder har våra respondenter olika metoder, taktiker och knep de tar till. 
Eleven måste mötas där hon/han är, kanske uttrycks hindret av eleven eller så är hon/han 
omedveten om det. I vilket fall så blir det utgångspunkten för hur arbetet skall fortleda. Lisa 
jobbar med övningar där eleven glömmer bort sig själv genom att ge hon/han t.ex. undertexter 
eller värdeladdningar i sången. Detta anknyter till Själv2 där man försöker bli av med själv1 
för att kunna vara i det fria sinnet. Green och Gallwey (1987) talar om barnets fria sätt att lära 
sig, det är något som Esther tar upp med sin liknelse av barnet som lär sig gå. Det verkar som 
att hela temat kring hinder spinner kring denna uppfattning av att ha två själv som kolliderar 
med varandra. Målet är att befinna sig i själv2 och det är också detta tillstånd som 
respondenterna verkar beskriva när de talar om total närvaro när de musicerar. 
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Lisa, Helena och Esther nämner sångimprovisation som ett sätt att släppa hämningar. Att leka 
sig fram i musiken och våga pröva nya saker gör att man kanske hittar nya sätt att ta sig an 
musiken, genom att det inte blir ett område enbart för prestation. I leken kan man känna sig fri 
från begränsningar både tekniskt och emotionellt säger Nachamanovitch (2004) och 
improvisation är ett sätt att nå dit. Med hjälp av improvisation kan man hitta saker inom sig 
som man inte tidigare varit medveten om. 
Gordon (2006) säger att vi är mer benägna att tänka mer negativt än positivt som ett sätt att 
skydda oss från misslyckanden. Som pedagog får man jobba med att få eleven att tänka 
annorlunda kring olika moment och få dem att släppa tanken kring vad som är fint eller fult. 
Esther vill att de ska testa olika saker och pröva sig fram för att på så sätt komma vidare i sin 
utveckling. 
 
Lisa, Helena och Moa delar uppfattningen om att det kanske inte alltid är bra att peka ut 
hinder för eleven. Alla är inte mottagliga och det kan vara känsligt. En del kanske uppfattar 
det som en svaghet och det kan öka hindrets omfattning. Det kan då vara bättre att jobba med 
tekniska bitar istället och eleven kanske därmed kommer förbi sitt hinder med hjälp av det. 
Wilson (1997) och Railo (1992) trycker på vikten av att lägga sina mål på en rimlig nivå och 
att det bäddar för ett positiv resultat och gör att man kanske stressar mindre och kan acceptera 
eventuella misstag. 
 
Personligt uttryck verkar vara ett mångfacetterat uttryck som innehåller både filosofiska, 
psykologiska och fysiologiska aspekter. I sökandet efter att frigöra sig spelar utvecklandet av 
självförtroende stor roll då det verkar som bristande självförtroende ligger till grund för de 
flesta hinder. Det verkar vara tilliten till sig själv som är en av de delar man mest arbetar med 
för att nå ett personligt uttryck. Genom att arbeta med hinder ger man eleven möjlighet att 
växa. 
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10. SLUTDISKUSSION 
 
Sammantaget har undersökningen visat att om koppling mellan personligt uttryck och 
autenticitet ska göras bör det förtydligas med ’personlig autenticitet’. Vidare kan vi se att 
begreppet personligt uttryck är kopplat till Rousseau och hans idé om människans unika 
egenart: begreppet ’att vara personlig’ är sprunget ur en filosofisk konstruktion. Det bidrar till 
vansklighet med att använda begreppet såväl i en läroplan som för en grund för bedömning. 
 
Undersökningen visade även att trots att det är svårt att bedöma någons personliga uttryck och 
konstnärlighet så finns det grundläggande element i hur pedagoger förhåller sig till begreppet. 
Då uppfattningen kring begreppet personligt uttryck är att det bottnar i en persons egenart, så 
ligger arbetet i att frigöra eleven från eventuella hinder för att kunna använda sig av sin röst 
och sina emotioner för att ge liv åt ett stycke. Då musik är ett ämne där man jobbar mycket 
praktiskt och som både har en vetenskaplig sida men även en stark filosofisk sida med ett 
nyanserat och metaforiskt språk anser vi att det därför är svårt att överhuvudtaget bedöma en 
elevs prestation. Vår hållning är att grund för bedömning borde ligga i hur en elev arbetar mot 
målen istället för graden av hur de uppfyller dem. I synnerhet då en del av målen i sig är 
grund för subjektivitet. 
 
Vår undersökning har gett oss en insyn i verksamma pedagogers arbetssätt kring sång och 
personligt uttryck. Detta är något som vi kommer ha stor användning för i vår egna framtida 
undervisning. 
11. PEDAGOGISKA KONSEKVENSER OCH FRAMTIDA FORSKNING 
 
Vi hoppas att detta arbete ska ge ytterligare klarhet kring begreppet personligt uttryck inom 
sång så att andra kan inspireras och dra lärdom av vår studie. Då begreppet även ligger till 
grund för ämnets syfte på gymnasial nivå anser vi det viktigt att kunna förhålla sig till det på 
ett så adekvat vis som möjligt. Detta anser vi är möjligt genom att ha ett brett perspektiv på 
innebörden av begreppet personligt uttryck. Genom att ha större förståelse för hur man kan 
bereda en god lärandemiljö hoppas vi med detta arbete ge ett bidrag till blivande- och 
verksamma pedagoger som är nyfikna på hur en grupp pedagoger tänker och jobbar med 
musikaliskt uttryck inom sång. Detta tror vi kan bidra till att få ökad insikt i hur man kan 
arbeta för att stimulera eleverna att utveckla sin konstnärlighet och även sträva mot ett uttryck 
som bottnar i den enskilde eleven.  
 
Vi anser att begreppet rymmer många infallsvinklar som skulle kunna ligga till grund för 
vidare forskning kring ämnet. Vi valde att ha en infallsvinkel där vi undersökte själva 
begreppet personligt uttryck och några av de olika företeelser som omger ämnet. Vidare 
forkning skulle t.ex. kunna rikta in sig på upplevelsen av begreppet utifrån elevernas 
perspektiv eller gå in mer detaljerat i de faktorer som gör att man söker ett uttryck till att börja 
med. 
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13. INTERVJUMANUAL 
 
Inledande frågor                                                                                                 
Vilken utbildning har du?                  
Hur länge har du undervisat? – och vilka åldrar?                          
Har du någon huvudsaklig genre som du själv utövar? 
Har du någon huvudsakligen genre du undervisar inom? 
Är du eller har du själv varit verksam som sångerska/musiker?  
 
KÄRNFRÅGOR 
 
AKTÖREN 
 
Pedagogen som musiker 
Vad driver dig till att vara sångare/musiker? 
Kan du beskriva den optimala upplevelsen när du musicerar? (När, vad, hur och varför)? 
 
Perspektiv på personligt uttryck 
Hur tänker du kring begreppet personligt uttryck? 
Vad kännetecknar ditt personliga uttryck och på vilket sätt skiljer det sig från någon annans? 
(Fysiska, emotionella, psykologiska erfarenheter? Arv och miljö, natur och kultur) 
Kan du beskriva din väg till personligt uttryck och eventuella hinder du har mött för att 
utveckla det? 
Hur tänker du kring personligt uttryck och olika genrer? 
 
PEDAGOGEN  
 
Hur man arbetar för att nå det personliga? 
Hur kan man som pedagog gynna ett personligt uttryck hos eleven? 
-     sångteknik 
-     tolkning/uttryck 
-     lärandemiljö 
-     relation (inkl. tyst kommunikation) 
-     metoder 
-     egna erfarenheter 
 
HINDER 
 
Vad finns det för hinder och hur arbetar man med dem? 
Vad finns det för hinder hos elever du mött? 
Hur arbetar du med dem? 
Finns det något positivt med hinder? 
 
AVSLUTANDE FRÅGA 
Finns det något annat du vill tillägga? 
 
